Kõlakujud : loov-praktilise lõputöö teoreetiline osa by Nuut, Maarja
TARTU ÜLIKOOLI VILJANDI KULTUURIAKADEEMIA 
Muusikaosakond 
Pärimusmuusika õppekava 
 
 
 
 
 
 
 
Maarja Nuut 
KÕLAKUJUD 
Loovpraktilise lõputöö teoreetiline osa 
 
 
 
 
Juhendaja: Juhan Suits, 
MA, Tartu Ülikooli Viljandi Kultuuriakadeemia 
rahvapäraste puhkpillide lektor 
 
 
 
 
 
Viljandi 2011 
 2 
 
 
 
 
SISUKORD 
 
 
SISSEJUHATUS............................................................................................................................3 
1. VIIULI HÄÄLESTUSEST .......................................................................................................5 
2. MUUSIKA JA TANTSU SEOSTEST .....................................................................................8 
3. DIPLOMIKONTSERT...........................................................................................................10 
2.1. Kava ülesehitus ja materjali valiku põhimõtted .................................................................10 
2.2. Palade kirjeldused ..............................................................................................................13 
2.3. Koosseisud..........................................................................................................................18 
2.3.1. Soolo............................................................................................................................18 
2.3.2. Knihv ...........................................................................................................................19 
2.3.3. Septett ..........................................................................................................................20 
KOKKUVÕTE ............................................................................................................................22 
KASUTATUD KIRJANDUS......................................................................................................23 
LISAD...........................................................................................................................................24 
Lisa 1 Labajalg „Liiva Manni“ Jaan Palu järgi.......................................................................24 
Lisa 2 H. Wieniawski kapriis nr. 4 op. 18 .................................................................................25 
Lisa 3 Torupilli lood/Sarvelood.................................................................................................26 
Lisa 4 Polka/Kasatsk Peeter Ruusaare järgi.............................................................................27 
Lisa 5 Labajala/Labajalavalss ..................................................................................................28 
SUMMARY..................................................................................................................................29 
 
 
 3 
 
 
 
 
SISSEJUHATUS 
 
 
Käesolev kirjalik töö annab põgusa ülevaate mulle aktuaalsetest teemadest, mis puudutavad eesti 
traditsioonilise viiulimuusika ja laiemalt pärimusmuusika mängimist. Mõned arusaamad on 
kujunenud läbi kolme õpinguaasta Tartu Ülikooli Viljandi Kultuuriakadeemia pärimusmuusika 
erialal, mõned saanud alguse ajast, kui ma pärimusmuusikast veel midagi ei teadnud. Kõik need 
mõtted ja väärtushinnangud toon muusikas välja oma diplomikontserdil „Kõlakujud“. Kindlasti 
ei tähista see midagi lõplikku ja valminut. Muusikuks kasvamine on elukestev protsess ning 
hetkel on hea võimalus vahekokkuvõtteks, kust värskena edasi liikuda.  
 
Mul on elus olnud õnne õppida muusikat paljude erinevate inimeste käest. TÜ VKA 
pärimusmuusika erialale õppima asudes olin esimest korda elus silmitsi olukorraga, kus mul 
polnud kellegi poole vaadata. Puutusin peagi kokku õpetajatega, kes mulle nüüdseks väga 
olulisteks eeskujudeks on saanud, kuid oma eriala valikul tundsin end üksi, sest polnud kedagi, 
kes inspireeriks mind oma viiulimänguga.  
 
Peagi avastasin muusikamaja rahvamuusikaklassi ja seal leiduvad plaadid vanade 
arhiivisalvestustega traditsioonilisest viiulimuusikast. Sellest hetkest avanes minu jaoks uus 
maailm, koos eeskujudega, kellest olin juba mõnda aega puudust tundnud. Terve esimese aasta 
süvenesin pedantlikult lugude noodistamisse ja analüüsimisse. Tagantjärele võib tõdeda, et 
igasuguse fanatismiga kaob teatav adekvaatsus. Tegelesin väga palju rütmi ja tempode 
analüüsimisega ning kui lõpuks neid lugusid mängima hakkasin, avastasin, et keegi nende järgi 
tantsida ei oska. See on mind viinud pikkadele mõtisklustele muusika ja keha liikumise seoste 
üle ning tantsu muutumisele ajas. Teine oluline aspekt vanade viiulimeistrite mängu juures on 
nende oskus lugusid erinevate helilaadidega „värvida“. Tunnen, et minu jaoks on see siiani olnud 
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kõige olulisem muutus, mis lõplikult pärimusmuusika külge liitis. Kuigi elav viiulitraditsioon 
Eestis on katkenud, siis oma mõtetes julgen end siiski nimetada sõna otseses mõttes 
pärimusviiuldajaks. Jaan Palu, Hindrek Grünberg, Eduard Aaman, Gustav Lindström jpt ei ole 
minu jaoks juba ammu pelgalt nimed arhiivis, vaid reaalsed eeskujud, kes on mõjutanud minu 
mängustiili ja omaloomingut. 
 
Igaühel on see miski, mis muusikat looma kutsub. Minu jaoks on see eesti pärimusmuusika. 
Erinevad laadid, rütmid, meeleolud ja võnked, mis inspireeritud ja inspireerivad meid 
liikumisele. Need ongi kõla kujud. 
 
Töö kirjalik osa on liigendatud kolme peatükki, millest esimeses kirjeldan põhjuseid, miks 
kasutan tavapärasest erinevat pilli häälestust. Teises peatükis analüüsin põgusalt muusika ja 
tantsu seoseid ning viimases annan ülevaate kontserdi kava ülesehitusest, materjali valiku 
põhimõtetest. Kirjeldan lähemalt ettekandele tulevaid lugusid ja neid esitavaid koosseise. 
 
Diplomikontsert toimub 1. juunil kell 18.00 Viljandis Pärimusmuusika Aida suures saalis. 
Kontserdi juhendajaks on Cätlin Jaago. 
 5 
 
 
 
 
1. VIIULI HÄÄLESTUSEST 
 
 
Kaks aastat tagasi töötasin suure õhinaga Kihnu viiuldaja Jaan Palu lugude kallal. Olin eelnevalt 
näinud vaeva detailsete noodistustega (vt Lisa 1) ning seejärel püüdsin neid lugusid oma 
sõrmedes üles leida. Pettumuseks ei kõlanud minu pill nii nagu soovisin. Kõik oli justkui olemas 
– samad strihhid, ornamendid, tempo jne. Lõpuks otsustasin kasutada tänapäevast tehnikat ning 
lindistusega kaasa mängida. Teatavasti polnud tol ajal külapillimeeste seas levinud ühtset 
kammertooni, mille järgi viiul häälestati ning suurem osa nendest mängisid tänapäeva standardist 
A 442 Hz (ametlikult kinnitamata, kuid üldlevinud) umbes pool- kuni täistoon madalamalt. 
Sellest tulenevalt tõstsin muusikatöötlusprogrammi Transcribe abiga arhiivilindistuse kõrgust 
poole tooni ning alandasin enda viiuli häälestust sama vahekorra võrra. See tundus kõige 
mõistlikum kompromiss vältimaks kummagi mängu tämbri liigset muutumist. Kohe, kui ma 
esimesed noodid tõmbasin, sai selgeks, et see millest puudust tundsin, oli viiuli allahäälestamisel 
tekkiv ümar ning ülemhelidele rohkem avatud tämber. Keeled muutusid pehmemaks, mis 
omakorda mõjutas artikulatsiooni ning lihtsustas vana pillimehe kaunistuste jäljendamist. 
Tämber omandas uue kvaliteedi, mis minu jaoks sobis ideaalselt esitatavate lugudega. 
 
Samuti sain vastuse mõnedele intonatsiooni puudutavatele küsimustele, mis ammu meeles olid 
mõlkunud. Õppides Eesti Muusika- ja Teatriakadeemia esimesel kursusel anti mulle kord 
ülesandeks omandada H. Wieniawski kapriis (op. 18). Pala oli tehniliselt nõudlik, kuid selle 
asemel, et kiiresti omandada noodimaterjal, takerdusin juba esimese rea juures. Mängides teise 
takti kolme esimest nooti (vt Lisa 2) aeglases tempos, kasutasin harjumuspäraselt tempereeritud 
häälestuse helikõrguseid. Korra topeltnootides intonatsiooni kontrollides (intervalliks suur sekst) 
avastasin, et see niimoodi mängides kokku ei kõla. Gis oli vaja tuua lähemale põhiheli h-le, siis 
aga ei kõlanud see minu kõrva jaoks ühehäälselt. Seejärel kuulasin metronoomiga etteantud 
soovituslikku tempot ning seisin järjekordse probleemi ees – kas vastavas tempos mängides tajub 
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kuulaja noote pigem eraldiseisvate või harmooniliselt kooskõlavatena? Vastavalt sellele 
korrigeeriksin oma näppude asetust sõrmlaual. Kuni järgmise tunnini ma selle looga rohkem ei 
tegelenud. Olin enda jaoks avastanud huvitava küsimuse ja ootasin põnevusega õpetaja vastust. 
Seda aga ei tulnud. Õigupoolest arvas mu juhendaja, et soovisin sellise teemaarendusega 
harjutamata kapriisilt tähelepanu kõrvale juhtida. Üha ebamugavamalt tundsin end ka klaveriga 
koos mängides, kord laskusin lugupeetud klaverisaatjaga tulisesse dialoogi seitsmenda astme 
intoneerimise teemadel. Kuidagi ei haakunud see uhiuus Estonia kabinetklaver minu sisemise 
kuulmisega.  
 
Uuesti puutusin intonatsiooni teemaga kokku New Dehlis india klassikalist muusikat õppides. 
Kuigi sealne muusikakultuur on valdavalt ühehäälne, kasutatakse oma hääle või pilli saatmiseks 
burdoonipõhist instrumenti tānpūrā. See eeldab kõigi laadi heliastmete häälestumist põhiheliga 
kasutades naturaalset skaalat. Tundsin, kuidas need intervallid olid minu jaoks harmoonilises 
mõttes täpselt õiges kohas. Paljuski tänu oma õpetajale Saskia Rao- de Haas`ile avanesid mu 
kõrvad uuesti, õigemini õppisin neid usaldama.  
 
„It`s the acoustics, baby: Ya gotta feel the vibration.“ ( Duffin 2007, lk 29) 
 
Ross W. Duffin kirjutab oma raamatus „How equal temperament ruined harmony (and Why You 
Should Care) tempereeritud häälestuse arenguloost ning pöörab tähelepanu, kui kergesti on 
inimesed omaks võtnud süsteemi, mis muusikale kunagi omane pole olnud. Minu jaoks oli 
huvitav lugeda, et veel 18. saj kuulsad muusikud ja pedagoogid panid suurt rõhku 
veerandtoonide kasutamisele vastavalt loo karakterile ning meloodia liikumissuunale (sarnane 
põhimõte pärimusmuusikas esinevale laadikasutusele). Kuulus viiulipedagoog Louis Spohr 
(1784-1859) vastupidiselt palus oma õpilastel unustada need väikesed helilised „detailid“, mis 
tähelepanu oluliselt (kiired passaažid) kõrvale juhivad. Meeleolukas on peatükk 19. sajandi ühe 
legendaarseima viiuldaja Joseph Joachimi omapärasest mängulaadist, mis teda korduvalt 
kontsertidel kuulamas käinud kirjanikule George Bernard Shaw`le esialgu vastuvõetamatu oli. 
Peale kolmandat kontserti nentis ta siiski: 
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„I submit this enlightened attitude for the imitation of those rash persons who accuse Joachim of 
playing out of tune, and whose standard of intonation is often founded on the luscious strains of 
the accordion as made in Italy, or on keyed instruments like the common pianoforte, with its 
sharp thirds, flat fifths, and generally tinkered and compromised tuning“. (Duffin 2007, lk 127) 
 
Peatükis kirjeldatakse tema mängu ka detailsemalt, kus tuleb välja, et Joachim kasutas 
akustiliselt puhtaid intervalle (sarnane olukord tekkis mul mängides Wieniawski kapriisi). 
 
Sven Ahlbäck nimetab oma artiklikogumikus „The tonal language of older Swedish folk music“ 
intonatsiooni helilaadi värvipaletiks. Erinevate helikõrguste varieerimine kuulub vanem muusika 
„dialekti“ juurde. Ta on välja toonud mitmeid 19. sajandi alguse rahvamuusikute tsitaate, kes 
kurdavad, et peavad oma laule noortele inimestele „uut moodi“ esitama. Samal ajal elasid 
Rootsis nii mõnedki viiuldajad, kes kuni oma surmani 90ndatel põhimõtteliselt keeldusid „noorte 
inimeste noote“ mängimast. (2010) 
 
Mulle väga meeldib Sveni mõte halva intonatsiooniga kohta – niikaua kuni sa mängid neid 
noote, mida kuuled enda sees ja mis tunduvad õiged, ei saa keegi sind kritiseerida valesti 
mängimises. See ei tähenda loomulikult laiskust. Otse vastupidi, intonatsioon on individuaalne 
ning pidevalt ajas ja ruumis muutuv. Panna oma keha seda kuulama ning reageerida vastavalt 
hetkele polegi nii lihtne.  
 
Olles eelnevalt välja toonud põhjused miks eelistan oma pillil madalamat häälestust, kasutan 
diplomikontserdil kammertoonina Gis=440 Hz.  
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2. MUUSIKA JA TANTSU SEOSTEST 
 
 
Eesti traditsiooniline instrumentaalmuusika on pea terves ulatuses tantsumuusika. See viitab ka 
tema peamisele funktsioonile – tantsuks mängimine.  
 
Tähtis on side muusiku ja tantsija vahel: tantsija tantsib muusika saatel ning muusik seab oma 
mängu tantsija järgi. Selline suhtlus säilitab ning taasloob pärimustantsule ja -muusikale 
iseloomuliku tunnusjoone – improvisatsioonilisuse (Eesti Pärimusmuusika Keskus).  
 
Alles hiljuti viisin Rahvakultuuri Arendus- ja Koolituskeskuse poolt korraldataval pärimustantsu 
kursusel läbi labajala õpitoa. Eesmärgiks oli mängida erinevaid labajalatüüpe, seejuures jälgides 
muutusi tantsijate sammudes ning keha liikumises. Kasutasin ülesandel üht ja sama meloodiat, ja 
muutsin ette teatamata fraseeringuid, löökide rõhuasetusi ning veidi rütmi. Üks osalejatest 
mainis, et kuigi oli terve elu tantsu õpetamise juures hinnanud elava muusika kasutamist, sai ta 
nüüd aru, et oli seda alati kuulnud ja mitte kuulanud. 
 
Leian, et tantsija ning muusiku üksteisest eemaldumise põhjuseid on mitmeid. Siinkohal tooksin 
välja üha populaarsemaks muutuva ansamblimängu. Koos musitseerimine pakub palju rõõmu ja 
nõuab suurt tööd. Kui lõpuks leitakse ühtne võnkumine ei taheta sellest loobuda. Ja juhtuda võib 
see näiteks tantsupõrandal, kus ühel õhtul tuleb keerutada 20-aastaseid noori, teisel eakamaid 
inimesi. Üksi musitseerides peegeldan tantsija keha liikumist oma mängus väga kiiresti.  
Ansamblis pean kaalutlema, keda minu mängukaaslased võisid märgata, kas nad soovivad 
midagi muuta ning seejärel proovida seda kõike koos teha – toimub mitmekordne peegeldamine 
ning tantsija on selle aja peale ammu edasi liikunud. Nii on väga kerge tekkima vastastikune 
stress ja ühel hetkel on lihtsam mitte teineteisest välja teha. Ka tantsuklubides tundub 
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domineerivat nö unustuse-faas – pillimees hõiskab välja tantsu nime ja rahvas juba sammub, 
kuigi muusika pole veel alanud. Miks nii on juhtunud, vajab siinkohal ebasobilikku pikemat 
arutlemist. 
 
Pärimustantsu puhul pole oluline mitte niivõrd koreograafia, vaid mida tantsija tunneb. Muusika 
on õhus ja inimeste vahel levivad võnked, mis tekitavad helilaineid, emotsioone, seisundeid. 
Minu jaoks sümboliseerib tantsuks mängimine ja tantsimine ühtaegu enese ja teistega 
suhestumist. Nende kahe maailma vahel balansseerimine toobki välja pärimuskultuuri elu ja ilu.  
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3. DIPLOMIKONTSERT 
 
 
Järgnevas peatükis kirjeldan lähemalt diplomikontserdi kava ülesehitust, materjali valiku 
põhimõtteid ja üles astuvaid koosseise. Annan ülevaate ettekandmisele tulevatest paladest ning 
kontserdi ettevalmistuse protsessist. 
 
 
2.1. Kava ülesehitus ja materjali valiku põhimõtted 
 
Olen ammu mõelnud, et minu diplomikontserdi kava saab põhinema eesti pärimusmuusikal. 
Kolm aastat tagasi Viljandisse õppima asudes ei arvanud ma sellest erialast suurt midagi. 
Tõttöelda olin isegi skeptiline. Kuid juba sisseastumiseksamiteks õpitud labajalg „Pill ütleb:pidu 
lõpeb“ Hindrek Grünbergi järgi, pani mind kõrvu teritama. Esimese õppeaasta lõpuks olin meie 
viiulimuusika varamust juba vaimustuses. Kõige enam imestasin vanade viiulimeistrite stiililiste 
nüansside erinevuste üle. Ühtäkki hakkas tähendust looma mõiste Kuusalu, Kihnu, Tori jne 
viiulimuusika. See protsess on jätkuv – kuigi algallikate hulk pole oluliselt suurenenud, leian 
ikka ja jälle midagi uut tähele panna. Seepärast sai materjali valiku tähtsamaks tunnusjooneks 
viiul.  
 
Lugusid, mis minu tähelepanu köitnud, on väga palju. Ikka ja jälle leian mitmeid kordi kuulatud 
plaatide pealt palu, mida seni märganud pole. Mõni lugu, mis märkmikusse üles kirjutatud, ootab 
oma aega. Teised lemmikud, mida aasta tagasi arvasin kindlalt oma lõpukontserdil mängivat, on 
ammu unustatud. Vanasti oli igal külapillimehel temale omane repertuaar. Minul on see veel 
kujunemas. Sellest tulenevalt mängin kontserdil palu, millega olen olnud seotud paarist aastast 
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paari nädalani. Hästi mängitud lugu ei pea alati olema pikalt sissemängitud, vaid selline, mis 
hakkab mind kõnetama ja seeläbi ka publikut.  
 
Millegagi keskendunult tegelemine mõjutab alati sisemisi loomingulisi protsesse, sellest 
tulenevalt on minu muusikutee üheks osaks saanud omalooming. Seda kuulete täiemal määral 
kahes ning osaliselt kolmes palas. Kohati on väga raske tõmmata piiri traditsioonilisuse ning 
autorluse vahele. Kunagi pole võimalik muusikat täpselt reprodutseerida, iga hetk me loome 
midagi uut. Küsimus on, kust tuleb impulss – kas minust enesest või mängitavast palast. Viimane 
on eriti oluline pärimusmuusika seadete tegemisel. Tunda käsitletavat lugu, tema taustsüsteemi 
ning seejärel seda loomulikult elama panna on hoopis teine asi, kui lihtsalt huvipakkuvale 
meloodiajupile õpitud muusikalisi trikke külge pookida. „Võõraste sulgedega“ ehtimine on minu 
jaoks alati olnud tundlik teema, eriti kuna olen õppinud muusikat mitmetest eri kultuuridest. 
Ühest küljest on see kasvatanud tolerantsust, teisest küljest aga muutnud austavamaks ning 
ettevaatlikumaks erinevate muusikaliste vahendite kasutamisel.   
 
Viimasel ajal olen leidnud enda jaoks veel ühe olulise väljendusvahendi – hääl. Kuna suur osa 
tantsulugudest on laulusõnadega, siis tekkis mõneski esinemisolukorras dilemma, kumba varianti 
kasutada. Kuna olen terve elu viiuliga seotud olnud, siis tundus see alati kindlam variant. Aga 
soov laulmiseks oli nii tugev, et otsustasin mõlemat kombineerida – tulemusena oli julgem 
laulda ning kadus ära valiku kohustus. Kuigi traditsionaalselt on meil tunnistust vaid viiuldaja 
üheaegsest laulmisest ja mängimisest unisoonis, siis mina olen siit veidi edasi läinud. Kuidas 
täpsemalt, kuulete kontserdil. 
 
Arvestades kõiki eelnevalt mainitud kava ülesehitamise aspekte, oli lugude valimisel oluline veel 
kava mitmekesisus ning terviklikkus. Kuna suure osa kavast moodustab soolomäng, siis pöörasin 
ühetoonilisuse vältimiseks tähelepanu erinevate karakteritega lugude esitamisele. 
 
Kava 
1. Sabatants 
2. Likulugu 
3. Kasatsk 
 12 
4. Neljapuari 
5. Rätsepa polka 
6. Kust teadsid tulla 
7. Labajalad Jaan Palu järgi 
8. Labajalavalss 
9. Veere, veere 
 
*Lisalugu: Labajalad, Harju keskmine 
 
Järgnevas tabelid (Tabel 1) on välja toodud kontserdil esitatavate lugude pealkirjad, päritolud, 
originaalallikad ning esitajad. 
 
Tabel 1 Ülevaade kava sisust 
Pealkiri Päritolu Originaalallikas Esitaja(d) 
Sabatants  Noot viiul 
Likulugu Tori Salvestus Viiul 
Kasatsk Räpina Salvestus/noot viiul 
Neljäpuari Häädemeeste Salvestus Viiul 
Polka Ruhnu Salvestus Viiul 
Kust teadsid tulla Karksi/Hargla Salvestus/noot Knihv 
J. Palu labajalad Kihnu Salvestus Viiul, Kihnu tantsijad 
Labajalavalss M. Nuut  5 viiulit, basskitarr, 
trummid 
Veere, veere päevakene Sõnad 
trad/muusika M. 
Nuut 
 Viiul, laul, looper 
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Labajalad  M. Nuut  Knihv 
Harju keskmine Häädemeeste Salvestus Knihv 
 
 
2.2. Palade kirjeldused 
 
1. Sabatants 
 
„Mängutükkide kohta tahaks veel niipalju öelda, et niipalju, kui neid mängijaid ette oli tulnud, 
nad kõik väga palju „vabalt improviseerisid“, sagedasti mõne tüki juures nii palju, et otse raske 
on viisi ülestähendada sellepärast, et pea iga takt uus viis on“. (ERA VII 1503) 
 
Viimastel aastatel on Eesti Rahvaluule Arhiivis digitaliseeritud suures koguses käsikirju, mis 
kõik on internetis tutvumiseks välja pandud. Ühe sellise koguga tutvudes leidsin järgmised 
palad: Torupilli lood ja Sarve lood (vt. Lisa 3). Selliste vanema instrumentaalmuusika lühikestest 
motiividest koosnevate lugude puhul mängis suurt rolli improvisatsioonilisus. Kombineerisin 
neid motiive ning kohati muutsin rütmi, et kohandada meloodiat tantsu karakteriga. Kuna tol ajal 
levisid erinevad voor- ja sabatantsud, siis tulenes sellest ka kontserdil esitatava pala nimi. 
Inspireerituna torupilliloost ning arvestades, et sama tantsu levimisperioodil oli see üks 
valitsevaid rahvapille, imiteerin veidi torupilli mängumaneeri. 
 
2. Likulugu 
Allikaviide: 
ERA, Pl. 4 A 2 < Tori – H. Tampere, A. Pulst < Mihkel Toom, 63-a. ja Mart Männimets, 64-a., 
(1936). 
 
See labajalg köitis mu tähelepanu oma helilaadiga. Kui ma paar kuud tagasi seda teel Viljandist 
Tallinnasse bussis esimest korda põhjalikult ning aina tagasi kerides kuulasin, sain kinnitust tükk 
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aega kosunud tundele, et ma ei orienteeru enam vanemas viiulimuusikas mitte helistiku-, vaid 
laadipõhiselt. 
 
3. Kasatsk / Polka 
Allikaviide: 
EÜS IX 1341 (231) <Räpina khk, Toolamaa v, Wõu k. – O. Wäisänen, A. Nirk, R. Tamm < 
Peeter Ruusar, 50- a., (1912/13) 
 
Kasatski ja polka (vt Lisa 4) puhul võluvad mind samuti lühikesed erinevate pikkustega 
motiivid, mis annavad palju võimalusi varieerimiseks. Mõlemad palad on mängitud Räpina 
viiuldaja Peeter Ruusaare poolt. Omapärane on, et kasatski ja polka A-osad on peaaegu identsed, 
polkale lisandub B-osa. Kuna P. Ruusaar mängib mõlemat lugu sarnase karakteriga, avaldab see 
ka mõju polka tantsimisviisile. 
 
4. Kalamees 
Allikaviide: 
ERA, Pl. 8 B 4 < Häädemeeste – H. Tampere, A. Pulst < Hindrek Grünberg, 77-a., (1936). 
 
Hindrek Grünbergi lood ning mängustiil oli üks esimesi, millega tutvusin pärimusmuusika 
erialale õppima asudes. Tollast perioodi iseloomustab vaimustumine intervallist kvint. Olin 
varemgi tema lugusid, mis õpitud erinevates pärimusmuusika laagrites, mänginud. Kui aga 
kuulsin originaalsalvestusi, imestasin väga, miks on praeguste mängijate poolt paljud detailid 
märkamata jäetud. Tõsi on, et varieerides viisi kaashäälega kvinti moodustades, muutuvad 
tantsulood harmoonilises plaanis kardinaalselt. Õigemini ei ole neid enam funktsionaalse 
harmoonia reeglitele vastavalt harmoniseerida võimalik. Keerukate „jazz-akordide“ lisamisel 
tuleks aga siiski kokku leppida, millal kvint kõlab. Kõige lihtsam on saata lahtiste akordidega või 
mängida traditsiooniliselt üksi. Minu jaoks tähistasid need lood vabanemist duur-moll 
vahekorrast ning helistikupõhisest mõtlemisest. 
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Kontserdil mängin Kalameest, sest mulle meeldib see tants ja tema poolt väga selge 
artikulatsioon, mis liikumisele hea karakteri annab. 
 
5. Polka 
Allikaviide: 
Sildoja, K. 2011. Viiulimuusika repertuaarikogumik EESTI VIIUL . 
http://eestiviiul.rahvamuuiska.ee/Polka_310.htm (24.04.2011) 
 
Elias Schönbergi lood avastasin tänu oma heale sõbrale ning mängukaaslasele Karoliina 
Kreintaalile. Lugusid esmakordselt kuulates jäi kohe meelde „Polka“. Pidasin esialgu loo 
pealkirja näpuveaks – kuidagi ei vastanud see ettekujutusele polka karakterist. Kord proovisin 
tantsuks mängimisel seda viisi reinlendrina esitada. Tempo oli sobiv, kuid loo fraasid muutusid 
tundmatuseni. Nüüd kutsun ma seda heas mõttes „vanainimeste polkaks“ – mõõdetud, väärikad 
sammud ning selja taga nii palju mälestusi, mida meenutada. 
 
6. Kust teadsid tulla 
Allikaviide: 
Tampere, H. 1960. Eesti rahvalaule viisidega. 2. Tallinn. Eesti Riiklik Kirjastus 
 
Möödunud detsembri talvisel õhtul sõitsin Kaika koolimajja Celia Roose, Tuule Kanni, Robert 
Jürjendali ja Arvo Urbi plaadi „Suurõ Pilvõ“ esitluskontserdile. Üsna harva kuulen muusikat, 
mis laseb end ümbritsevat unustada. Iseäranis köitis mu tähelepanu üks vana pulmalaul, millest 
nemad olid karguse teinud. Viis jäi mind kummitama seniks, kuni pidin laulu originaalallika üles 
otsima. Kombineerisin erinevatest kirjalikest allikatest laulusõnu juurde ning õppisin selgeks. 
Aga tantsulisus ja võnkumine, mida kuulsin Celia esituses, oli puudu. Seejärel mängisin seda kui 
pillilugu, kuni lõpuks sai laul ja viiul kokku pandud. Diplomikontserdil esitavad seda minuga 
koos Karoliina Kreintaal ja Tõnu Tubli, kellega moodustame trio Knihv (vt lk 19). Karguse 
asemel on laulust saanud vajuv polka. 
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7. Labajalad Jaan Palu järgi 
Allikaviide: 
„Ratas“. ERA Pl. 56 A 3 < Kihnu, Linaküla – H. Tampere, A. Pulst < Jaan Palu, 54-a., (1937). 
„Oh seda pidu ja põlvõ“. ERA Pl. 60 A 3 < Kihnu, Linaküla – H. Tampere, A. Pulst < Jaan Palu, 
54-a., (1937). 
 
„Hiir hüppas“. ERA Pl. 59 B 3 < Kihnu, Linaküla – H. Tampere, A. Pulst < Jaan Palu, 54-a., 
(1937). 
„Liiva Manni“. ERA Pl. 59 B 1 < Kihnu, Linaküla – H. Tampere, A. Pulst < Jaan Palu, 54-a., 
(1937). 
„Koegi valts“. ERA Pl. 59 B 2 < Kihnu, Linaküla – H. Tampere, A. Pulst < Jaan Palu, 54-a., 
(1937). 
 
Nagu esimeses peatükis mainisin, olen Jaan Palu viiulilugudega tegelenud juba pea kolm aastat. 
Mäletan oma klassikalise muusika õpinguajast järgnevat lauset: see passaaž peaks kostuma kui 
niidi peale ritta aetud pärlid. Pärlid ja kuivatatud herneterad olid täpsuse sünonüümiks. Mõned 
nädalad tagasi leidsin end õpilasele sõnavat: „See Palu labajala iga noot peaks olema kuulda 
nagu põrandale kukkuvad kuivatatud herneterad“. 
 
Nii palju erinevaid detaile ja nüansse pole ma kohanud ühelgi teisel vanal eesti viiuldajal. Võin 
lõputult kuulata tema lindistusi ning ikka uuesti midagi kõrva taha panna. Viiuldaja torkab silma 
mitmekihilise rütmiseeritusega –  labajala taktimõõdu ¾ all on sageli kuulda kahe peale 
jaotusega fraase. Need on alati niimoodi mängitud, et rõhuline esimene löök paika jääb. Väga 
ammu olen mõelnud, kus sellise erilise mänguviisi põhjused võiksid olla ning hetkel arvan 
leidvat seoseid seal kunagi tantsitud labajalaga. 
 
Olles viimasel ajal tutvunud erinevate visuaalsete arhiivimaterjalidega Kihnu tantsust, tekkis mul 
soov - mängida Jaan Palu labajalgu inimestele, kelle kultuuriruumi see muusika kord on 
kuulunud. Ruttu võtsin ühendust noore Kihnu neiu Maria Michelsoniga, kes kohe oli nõus 
proovima. Kihnus teatavasti tänapäeval labajalga peaaegu enam ei tantsita. Töö äraandmise 
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hetkeks oleme korra kohtunud ning koos analüüsinud nii tantsuvideoid kui helisalvestisi. 
Tüdrukud olid väga elevil ning lubasid kodus hoolega harjutada. Kui pikalt, mida ja mis 
järjekorras ma kontserdil mängin selgub siis, kui see hetk käes. Seepärast olen pannud ka 
algallikate loetelusse kõik võimalikud ettekandmisele tulevad lood. 
 
8. Labajalavalss 
 
Käesoleva muusikapala sündimiselugu on tihedalt seotud seda kontserdil esitava koosseisuga. 
Sellest tulenevalt palun lugeda peatükki 2.3.3.  
 
9. Veere, veere päevakene 
 
Umbes poolteist aastat tagasi laenasin Arno Tammelt luuperit. Mulle on muusikas alati 
meeldinud teatav monotoonsus, korduvad rütmid, motiivid, mis tekitavad tunde justkui poleks 
muusikal lõppu ega algust. Vahel mängisin mõne muusikalise idee masinasse ning kuulasin seda 
omaette pikka aega järjest. Küllaltki pikalt ei osanud ma kuhugi edasi liikuda. Sooviks oli 
kasutada luuperi monotoonsust ning võimalust ise mitut partiid mängida, samal ajal mitte 
kaotada muusika loomulikkust ning spontaansust. Küsimus oli, kuidas kasutada tehnikat nii, et 
seda liialt tähele ei pandaks. 
 
Laulu aluseks on meloodia, mis koorus välja eelnevalt mainitud muusikalistest katsetustest. Kui 
hakkasin sõnadele mõtlema, seostus muusika mulle tasase ning pideva liikumise või 
veeretamisena. Nii on sellest saanud päeva puhkama veeretamise laul. Sõnadeks regilaulust 
„Veere, veere päevakene“ tuntud tekstivormelid, vahel tekstiga varieerides. 
 
*Lisalugu: Labajalad/„Harju keskmine“ H. Grünbergi järgi 
Allikaviide („Harju keskmine“): 
ERA, Pl. 8 A 1 < Häädemeeste – H. Tampere, A. Pulst < Hindrek Grünberg, 77-a., (1936). 
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Labajalad (vt Lisa 5) sündisid suvel 2010 Koeru vallas Preedi külas. Need on tehtud mõeldes 
minu ja Karoliina Kreintaali koosmängule. Lühikesed meloodialt sarnased motiivid annavad 
palju võimalusi varieerimiseks, eriti rütmiga. Kasutades teist häält, mis liigub põhimeloodiast 
kas terts peal- või allpool ning samal ajal mängides kaasa kõiki võimalikke lahtiseid keeli, tekib 
naturaalsetest ülemhelidest paks, tummine kõlavärv. 
 
Labajala „Harju keskmise“ seadmisel lähtusin pala ebatavalisest laadist. Olles lindistanud loo 
meloodia, hakkasin otsima sobivat saatehäält ning harmooniat. Kuna pillimees varieerib pidevalt 
nootide fis, f ja vahepeal asetsevate kõrgustega, kasutab viisi mängimisel aeg-ajalt kaashäält, mis 
põhiheliga moodustab kvindi, polnud kindlat helistikku mõtet määrata. Tundus, et ükski burdoon 
või akord ei sobi viisiga kokku. Lähtudes laadilisest mõtlemisest ning unustades funktsionaalse 
harmoonia reeglid, sain aru, et tegelikult sobib kõik. On võimalik määrata põhiheli ning kasutada 
seda burdoonina või siis võtta mõni silmatorkav detail meloodiast ning kasutada seda burdooni 
helikõrgusena. B-osa meloodia saatmisel lähtun küll klassikalisest valsisaate mänguvõttest, kuid 
harmooniana kasutan kahte vahelduvat akordi, mis on sõltumatud esimese hääle 
viisivarieerimisest ning kvintide kasutamisest kaashäältena. 
 
 
2.3. Koosseisud 
 
Järgnevalt annan ülevaate diplomikontserdil üles astuvatest koosseisudest. 
 
2.3.1. Soolo 
 
Eesti pärimusmuusika lähtekohaks on ikka olnud soolomäng. See on traditsioonile omasem ning 
laseb pillimehel paremini oma mänguoskust esile tõsta. Arhiivisalvestised hõlmavad enam-jaolt 
üksikpillimeeste poolt mängitud lugusid, vahel ka duosid. (Nuut 2011, lk 13) 
 
Olen ligi 10 aastat mänginud erinevates ansamblites. Esimesteks eeskujudeks pärimusmuusikas 
olid ansamblid ja iga noore pillimehe unistus, moodustada oma ansambel, on minu puhul nüüd 
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täide läinud. Mida rohkem ma süvenen eesti viiulimängu traditsioonidesse, seda sümpaatsem 
tundub soolomäng. Esiteks lähtudes tantsuks mängimise funktsioonist, mille kohta kirjutasin 
lähemalt peatükis 2. Teiseks on suur osa eesti traditsioonilisest viiulimuusikast variatiivne, seda 
nii vormi, rütmi, meloodia ning sellele kaashäälte mängimise poolest. Spontaansed muutused 
vormis või laadis saavad võimalikuks just üksinda mängides. 
 
Mulle tundub, et tihtipeale peljatakse üksi musitseerimist, sest ei osata midagi nende lugudega 
teha. Piisab paarist loost, et kõik oma oskused ja trikid ette näidata ning edasi hakkab publikul 
igav. Ka minul on olnud selliseid hirme, võibolla on asi selles, et me ei usalda enam neid vanu 
palu. Traditsioon on vahepeal katkenud ning sotsiaalne nõudlus muusika ettekandmise 
situatsioonile muutunud. Leian, et kui lasta neil lugudel vaikselt pillimehega kokku kasvada, 
hakkavad nad ühel hetkel jälle elama ning ei vaja enam esitamiseks õigustust seade või ansambli 
näol. 
 
Minu diplomikontsert on esimene samm soolomängijaks kasvamise poole.  
 
2.3.2. Knihv 
 
„Kaks viiulit ja trumm.. Võnkuvad kehad... Iseäralised meloodiakeerutused, mis pidevas 
liikumises unelevhabraste ja tummiste helimaastike vahel.. Tants peegeldumas läbi meie.. enne 
ja nüüd..  
 
See on energiast pakatav ansambel Knihv, mille repertuaariks peamiselt vanem eesti 
tantsumuusika. Uue hooga labajalavalsside, polkade ja muude peenemate tantsude ümber 
keerlev mäng on paljuski inspireeritud vanade viiuldajate viguritest, mis üles leitud eelmisel 
sajandil salvestatud krõbisevatelt arhiivilintidelt. Sealt kuuldud viiulite energia ja hoog andis 
Maarja Nuudile tõuke süveneda sellesse vanaaegsesse maailma ning peagi leidis ta enda kõrvale 
ka Karoliina ja Tõnu, kellega aastast 2010 triona musitseeritakse.“ (Knihv 2011) 
 
Koosseis:  
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Maarja Nuut – viiul, laul 
Karoliina Kreintaal – viiul, laul 
Tõnu Tubli – löökpillid, kellamäng, laul 
 
2.3.3. Septett 
 
Olen viimasel paaril aastal kirjutanud mitmeid lugusid, mis jäänud ideetasandil minu mällu või 
talletatud fragmentidena helikandjale. Kuulajani need jõudnud pole. Põhjuseks keeruline 
žanrimääratlus, sellest tulenev väljundipuudus ning ilmselt on puudu jäänud ka julgest 
pealehakkamisest. Analüüsides kirjutatud muusikat, võib sealjuures tunda minu pikaaegset 
kogemust klassikalise muusika kuulaja ning esitajana, lapsepõlve vaimustust Led Zeppelinist, 
india raagadest, Björk`ist, keskkooli ajal kuulatud Emerson, Lake&Palmer jm progressiivse roki 
albumid, põhja-aafrika kõrbebluus (Tinariwen, Etran Finatawa, Ali Farka Toure jne), Arvo Pärt, 
Ronin Bärtsch, Magma jne. 
 
Üks pala, mis esialgu oli mõeldud viiulile, klaverile, bassklarnetile ja kontrabassile ning 
meenutas staatilist steve-reichilikku kulgemist erinevate rütmistatud ning harmoniseeritud 
moodulitega, oli mul plaanis ette kanda Muusikatriaad 2010 omaloomingu kategoorias. Kahjuks 
ei jõudnud ma seda õigeaegselt valmis. Käesoleval talvel leidsin loo juhuslikult ühest unustatud 
arvutifailist ning otsustasin asja uuesti käsile võtta. Korrutasin seda aina viiuli peal ning oodates 
mõnd mõtet, tegin järgneva tantsuks mängimise harjutuse: kasutasin meloodia helijärgnevust 
ning sobitasin seda vastava fraseerimisega erinevate tantsudega – reinlender, polka, labajalg. 
Viimase juurde jõudes sündiski Labajalavalss. 
 
Pala tuli ettekandmisele ning sai võidu Muusikatriaad 2011 omaloomingu kategoorias. Seal 
kasutatud koosseisule otsustasin veelgi tihedama, tummisema kõla saavutamiseks lisada 
diplomikontserdil veel ühe viiuli. Kõik viiuldajad on muutnud oma pillide häälestust, mis samuti 
annab ülemhelidele rohkem ruumi.  
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Antud koosseisuga soovin ka tulevikus töötada. Labajalavalsi edukas ettekanne andis mulle 
julgust teised sahtlisse kirjutatud lood viimistleda ning otsida võimalust neid ette kanda. Kuigi 
labajalavalss on funktsioneeriv tantsulugu, ei pea soovitud projekti raames vajalikuks lähtuda 
pärimusmuusikale omastest väärtushinnangutest. Vahel tunnen, et minus on rohkem muusikat, 
kui oskusi seda kõike ühe traditsiooni piires väljendada. Mõnes mõttes tundub see tänapäeva 
ühiskonnas valitseva infoküllastuse juures loomulik ja kuni ma pole leidnud teist teed, naudin 
oma heade kaasmuusikute toel ka mittepärimusliku muusika loomist. 
 
Koosseis: 
Maarja Nuut – viiul, hääl 
Karoliina Kreintaal – viiul, hääl 
Eeva Lindal – viiul, hääl 
Sänni Noormets – viiul, hääl 
Mati Tubli - basskitarr 
Tõnu Tubli – basstrumm 
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KOKKUVÕTE 
 
 
Käesoleva töö eesmärgiks oli anda ülevaade minu diplomikontserdi „Kõlakujud“ 
kontseptsioonist ning ülesehitusest.  
 
Eesmärgi täitmiseks kirjeldasin töö esimeses peatükis põhjuseid, miks kasutan tavapärasest 
erinevat pilli häälestust. Teises peatükis analüüsin põgusalt muusika ja tantsu seoseid ning 
viimases annan ülevaate kontserdi kava ülesehitusest, materjali valiku põhimõtetest. Kirjeldan 
lähemalt ettekandele tulevaid lugusid ja neid esitavaid koosseise. 
 
Diplomikontsert „Kõlakujud“ iseloomustab minu jaoks eesti pärimusmuusikas leiduvaid 
erinevaid laade, rütme, meeleolusid ja võnkeid, mis inspireeritud ja inspireerivad meid 
liikumisele. See on austusavaldus endistele eesti pärimusviiuldajatele. Loodan, et mu 
diplomikontsert inspireerib noori uuesti süvenema rikkalike nüanssidega traditsiooni.  
 
Soovin tänada oma õpetajaid ja muusikalisi eeskujusid, kes mind läbi aastate on julgustanud ja 
inspireerinud: Kristi Prees, Kurt, Mare Teearu, Alexander Fischer, Sofia Joons, Saskia Rao- de 
Haas, Celia Roose, Anneli Kont-Rahtola, Robert Jürjendal, Ellika Frisell, Sven Ahlbäck. 
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SUMMARY 
 
 
This written paper gives a brief overview of the concepts concerning estonian traditional violin 
music and playing traditional music in general that concern me the most. Some of these ideas 
have taken shape during the three years I have studied in University of Tartu Viljandi Culture 
Academy, some of them come from a time when I didn`t know anything about traditional music. 
I will express all these thoughts and values through music on my diploma concert "Shapes of 
sound". Obviously this paper doesn`t signify something that is final or at an end, it is a work in 
progress. In fact, being a musician is a lifelong process and this is just an opportunity to 
summarise what I have accomplished so far, so I can move on from a fresh point of view. 
Everybody has something that drives them to create music. For me, that "something" is estonian 
traditional music. Different scales and rhythms, moods and vibes that are inspired from 
movement and inspire us to move. These are the shapes of sound. "Shapes of sound" is my 
tribute to old estonian folkfiddlers. I hope that my concert will inspire young musicians to 
immerse themselves in the nuances of our rich tradition.  
 
The written part of the paper is divided into three parts. In the first chapter I elaborate on the 
reasons why I have chosen to use a tuning less commonly known. In the second chapter I briefly 
analyze the correlations between dance and music. In the final chapter I give an overview of the 
structure of my concert and the criterias concerning my choice of repertoire. I describe the tunes 
that are going to be performed and the ensembles that are performing them. The diploma concert 
will be held on the 1st of June 6 pm in the Grand Hall of Estonian Traditional Music Center. I 
would like thank Cätlin Jaago for the help and advice she has given me. 
